Tema 8. La pintura del siglo XV: El gótico internacional y la pintura flamenca

1. Introducción

Periodo de miseria y crisis que se convirtió, en el ámbito de las artes plásticas, en uno de los más importantes de la historia del arte.

2. El gótico internacional y su desarrollo en Europa

Utilizamos los términos de gótico internacional, estilo cortesano o, simplemente, arte 1400, para referirnos a un tipo de pintura que se desarrolla en Europa aproximadamente entre 1380 y mediados del siglo XV.

La pintura del gótico internacional se encuentra estrechamente vinculada al auge de las cortes europeas y tiene como objetivo agradar a una clientela que se deleita en lo exquisito y lo fantástico. La expansión y consolidación del gótico internacional es en gran medida consecuencia de la actividad política y cortesana de sus promotores. Hay que recordar que pintura y miniatura se convirtieron pronto en objeto de coleccionismo, y que se ofrecían como regalo para sellar alianzas matrimoniales o consolidar la amistad entre familias.

Estilísticamente, la pintura del gótico internacional se caracteriza por un dibujo delicado y expresivo, por una tendencia hacia la curva y el arabesco en el movimiento de los personajes y ropajes, y por el uso de colores brillantes que buscan armonías llamativas. A diferencia del gótico lineal, la línea pierde esa primacía que era característica del modelo francés, aunque sigue manteniendo su carácter como elemento constitutivo de la forma. El color se desarrolla progresivamente hasta dotar, a través de sus gradaciones, de volumen y cuerpo a las figuras. Un último aspecto, relacionado con la búsqueda de la espacialidad, debe ser también tenido en cuenta.

Resulta difícil precisar en qué momento surge el gótico internacional. En la formación de este estilo la corte papal de Aviñon ha sido considerada tradicionalmente como el lugar en el que confluyen el modelo francés lineal y el de la escuela sienesa con la llegada de artistas como Simone Martini. Alain Erlande señala un aspecto fundamental que a su juicio caracteriza este estilo: mientras que los artistas de la generación precedente habían intentado individualizar los rasgos de los seres que representaban, interesándose por el retrato, los pintores del gótico internacional renuncian a ello para representar personajes siempre jóvenes y bellos, de tal forma que los individuos no se representan en su realidad física, sino en el rol que cumplían en la sociedad.
Sociológicamente, este arte sería el reflejo de una clase social que huye de una realidad demasiado dramática para refugiarse en una vida de lujo y de placer. Más que nunca el arte parece apreciarse por el goce que proporciona, más allá de su función.

La miniatura ocupa un lugar de excepción en la producción pictórica de estos años. Entre la variedad de libros que se realizan (vidas de santos, crónicas históricas, biblias, e incluso libros científicos) adquiere un espectacular desarrollo el libro de horas, que sustituye definitivamente al salterio como libro de devoción de uso privado. Estas obras contenían las oraciones para cada hora del día, con partes dedicadas a la Virgen, a los Santos, a la Pasión, a los Difuntos, etc.

Respecto a los centros de producción, se mantienen como focos de primer orden París y Dijon en Francia. Participaron igualmente en este estilo Bohemia y Hamburgo en el Imperio, Milán en Italia, Cataluña en España, e Inglaterra.

Francia

Entre los príncipes franceses, el duque Jean de Berry destacó como gran mecenas artístico y coleccionista de libros miniados. Encontramos a Jacquemard de Hesdín, excelente miniaturista, trabajando en la realización de Las Grandes Horas del duque de Berry. Este manuscrito, cuyo tamaño supera ampliamente el formato tradicional, estaba ricamente iluminado con obras de gran tamaño que, desgraciadamente, se han perdido. Podemos apreciar el estilo de Jacquemard de Hesdín en otra obra encargada por el duque, las Muy Bellas Horas de Notre-Dame, de la que se le atribuye buena parte y en la que hace gala de un gran conocimiento de la pintura de Siena.
Desde principios de siglo el duque contó entre sus maestros miniaturistas con tres figuras de gran importancia: los hermanos Jean, Herman y Paul Limbourg. Eran sobrinos del pintor Jean Malouel. Antes de entrar al servicio del duque de Berry trabajaron en Borgoña al servicio de Felipe el Atrevido, realizando una Muy Bella y Notable Biblia. Participaron en las Pequeñas Horas del duque de Berry y en Las Muy Bellas Horas de Notre-Dame. Las mejores obras de los hermanos Limbourg son Las Muy Bellas Horas (un códice completo que incluye ciclos poco comunes, como las letanías) y Las Muy Ricas Horas.
En París, la actividad artística continuó siendo muy intensa. En ella se daban cita influencias nórdicas y meridionales, que se conjugaban con una arraigada tradición. Tres son los maestros miniaturistas que debemos destacar en este centro: el Maestro de Boucicaut, el Maestro de Bedford y el Maestro de Rohan.

Conocemos como Maestro de Boucicaut al autor de un libro de horas propiedad del mariscal del mismo nombre. Algunos han intentado identificarlo con Jacques Coene, pintor que trabajaba para este señor. El Libro de Horas de Boucicaut destaca por su interés por dotar de profundidad a las escenas.

El Maestro de Bedford fue, posiblemente, colaborador del maestro de Boucicaut. Su obra más conocida es el Libro de Caza del Gastón Phébus, donde se percibe su interés por la naturaleza, a la que sin embargo no duda en idealizar.

El Maestro de Rohan, por su parte, se separa estéticamente de sus contemporáneos con una miniatura que rechaza la espacialidad y que pone el acento en la expresividad. Aparece vinculado a la familia Anjou, exiliada en ese momento en Bourges. Las Grandes Horas de Rohan se compone de escenas en las que subraya una visión patética.
En Dijón, la corte de Felipe el Atrevido no desatendió la producción de libros miniados. Aquí trabajaron pintores como Jean Malouel o Jean de Baumetz. Sin embargo, el artista con el que se introduce plenamente el gótico internacional es Melchior Broederlam. A él debemos los paneles pintados del Retablo de la Cartuja de Champmol, junto al escultor Jacques de Baerze.
El Imperio
En Alemania, durante los reinados de Carlos IV y de su hijo Wenceslao, Bohemia se consolida como el gran centro artístico hasta el cambio de siglo. Aquí llegan maestros de Francia e Italia. Entre los pintores que podemos destacar en este periodo se encuentran el maestro del Retablo de Trebón (1380) y Jean de Streda, autor del  Liber Viaticus.
Las obras más importantes de esta época se relacionan directamente con Wenceslao, gran animador del scriptorium real. La Bula de oro de Carlos IV, la Gran Biblia inacabada y el Martirologio de Gerona, son algunas de estas obras en las que a menudo se observa la inclusión de divisas heráldicas y emblemas relacionados con la figura del emperador.

En torno a 1400 se produce un desplazamiento del foco artístico hacia el norte, donde destaca la ciudad de Hamburgo. Allí trabajó desde 1367 el Maestro Beltrám, autor de una obra de gran relevancia, el Retablo de Grabow, para la iglesia de San Pedro. Mucho más éxito tuvo el arte flexible y mejor adaptado a la sensibilidad de la época del Maestro de Francke, autor del Retablo de Santa Bárbara. La mayor personalidad del gótico internacional fue Conrad de Soest, que realizó entre 1403 y 1404 el Retablo de Wildungen. Alrededor de la ciudad de Colonia, en la Región del Alto Rin, se desarrolla una pintura de gusto suave y encantador. La obra más representativa es la tabla del Paraíso de Francfort.

España

En la Península Ibérica es imposible hablar de un gótico internacional generalizado. Será muy escaso en Castilla, mientras que sí logra un buen desarrollo en Cataluña. La presencia de Violante de Bar, esposa de origen francés de Juan I de Aragón y coleccionista de libros, contribuyó a la llegada del estilo internacional.

El primer gran foco es el de Barcelona. Tras una etapa de asimilación en la que debemos nombrar a Rafael Destorrents y a Jean Melec, el gótico internacional se afirma sin vacilación en la pintura de Luís Borrassá. Entre sus obras podemos citar el Retablo de San Pedro de Tarrasa (1411) o el de Santa Clara realizado para las Clarisas de Vic (1414). Pero es Bernat Martorel el que llega más lejos en la interpretación de los modelos franceses, que seguramente conoció directamente. Destaca el famoso San Jorge, en el que reinterpreta una de las miniaturas de las Horas del Mariscal Boucicaut.

Valencia se convirtió en un segundo centro de relevancia. El primero de estos maestros sería Marçal de Sax, del que sólo conservamos, en mal estado, la Duda de Santo Tomás del retablo de la catedral de Valencia.

Gerardo Starnina es un florentino que está a caballo entre el gótico internacional y el renacimiento. En Valencia participó en el Retablo de Fray Bonifacio Ferrer. El tercer gran maestro de esta etapa inicial es Pere Nicolau, cuya única obra conservada es el Retablo de Sarrión Teruel. A una segunda etapa pertenece Gonçal Paris en cuyo Retablo de San Martín podemos apreciar su conocimiento de la pintura de origen flamenco.

Italia

Asiste a finales de siglo a una renovación de la pintura gótica internacional. Está tendrá lugar en ambientes propios de una vida cortesana, tal y como ocurre en Milán, donde la casa de los Visconti gobierna hasta mediados del siglo XV. Allí tiene lugar una producción de libros que pretende situarse a la altura de los talleres del Norte. Uno de los ejemplares más valiosos es el Libro de Horas realizado por Giovannino di Grassi para Giangaleazzo.
En Florencia, algunas familias experimentaron el gusto por la pintura amable del gótico internacional, produciéndose una revitalización de la pintura sienesa entre finales del siglo XIV y los primeros decenios del siglo XV. Aquí sobresale la personalidad de Lorenzo Mónaco, miniaturista y pintor de extraordinaria calidad que destaca en la estilización de la forma y el color. Entre sus obras más importantes se encuentran la Epifanía y la Coronación de la Virgen y la Adoración de los Reyes Magos.
A partir de esta recuperación del arte gótico, existen toda una serie de artistas cuya obra fluctúa entre el gótico internacional y el renacimiento. Entre ellos Antonio Pisano, Pissanelo, autor del Gran Fresco de San Jorge y de la Princesa Trebisonda en Santa Anastasia; o Gentile da Fabiano, cuya Adoración de los Reyes Magos se convierte en un pretexto para la presentación de un elegante desfile cortesano.

Inglaterra

La pintura del gótico internacional ha conservado pocos testimonios. El más importante y singular es El Díptico de Wilton. Obra realizada durante el reinado de Ricardo II. No cabe duda de que el pintor, cuyo origen inglés ha sido durante mucho tiempo discutido, conocía con precisión el arte francés y bohemio.

3. La pintura flamenca

3.1. Los Países Bajos, centro de un nuevo sistema de representación
Asistimos a una recuperación del naturalismo nórdico que cristaliza en una extraordinaria escuela de pintura. El camino que emprende la pintura flamenca responde a un cambio que se produce en el ámbito del pensamiento y que, desde mediados del siglo XIV, supone una reacción a las teorías aristotélicas.

Los cambios que hacen posible este nuevo sistema de representación provienen también de la esfera social. El gusto de estos comitentes se alejaba, evidentemente, del refinamiento y elegancia que primaban en las cortes. La decisión de Felipe el Bueno de trasladar la corte ducal a los Países Bajos dotó de un gran impulso al desarrollo del arte flamenco. Un segundo aspecto a destacar es la vigencia y fortaleza que adquirió la organización de los pintores en gremios que controlaban la producción, de acuerdo con el carácter comercial y artesanal de estas ciudades. El óleo, una técnica que, aunque ya era conocida, los flamencos perfeccionaron hasta un grado antes inimaginable; o con la multiplicación de veladuras que, gracias a la superposición de capas de pintura casi transparentes, creaban efectos cromáticos de gran valor.

Gracias a este perfeccionamiento técnico y al virtuosismo de su ejecución, los pintores flamencos pudieron representar la realidad en su múltiple diversidad: atendiendo a la representación del espacio tridimensional, a la luz, a las calidades de los objetos, fuesen del material que fuesen, y a los hombres que se mueven dentro de un espacio real. Respecto a la temática, continúa siendo preferentemente religiosa, aunque en muchas ocasiones las escenas se desarrollan en interiores domésticos. Por otra parte, el interés de los pintores flamencos por recrear el mundo circundante les conduce al desarrollo del retrato, de la misma forma que les lleva a incorporar, como una constante, el paisaje urbano o natural a los espacios interiores a través de puertas o ventanas.

3.2. La formación del modelo flamenco. El Maestro de Flemale, Jan van Eyck y Roger van der Weyden

Maestro de Flemale

Robert Campín (1378-1444). De él sabemos que dirigía, desde 1406, un taller en Tournai de gran relevancia y que fue maestro de pintores como Jacques Daret y Rogier Van der Weyden. En sus obras más antiguas, como los paneles de Fráncfort con las escenas de La Virgen con el Niño, la Verónica y la Trinidad, destaca su concepción de la figura humana en términos de solidez y tridimensionalidad, su conciencia de la perspectiva y su preocupación por los detalles de la vida cotidiana.

El cuadro de la Natividad de Dijón, fechado entre 1425 y 1430, refleja claramente la influencia de los miniaturistas tardogóticos. La composición, con la disposición oblicua del establo deriva directamente de la Natividad de Las Muy Ricas Horas del Duque de Berry, mientras que el motivo de los pastores adorando es de procedencia italiana.

En la Virgen con el Niño (1425) de Londres, Robert Campín presenta aparentemente una escena de género, en la que una madre da el pecho a su hijo. El espacio refleja el interior de una casa burguesa al uso, de alguna ciudad del norte, tal y como se extrae del tipo de arquitectura que se ve a través de la ventana.

El Tríptico de Merode (1425-1428) constituye posiblemente la obra más célebre de este maestro. En la tabla central se muestra la famosa Anunciación. En la hoja izquierda se presentan los donantes, arrodillados ante la puerta que daría acceso a la estancia. En la derecha encontramos el taller de José, que aparece trabajando mientras al fondo podemos observar cómo se desarrolla la vida en la plaza del mercado. Estilísticamente, se aprecian algunos elementos típicos de la pintura de este autor: la caracterización de los personajes, de aspecto plano y cara ancha, o los pliegues zigzagueantes, irregulares y redondeados de los vestidos.

También entre sus obras más bellas se encuentra el conocido como Retablo de Santa Bárbara (1438) del Museo del Prado.

Jan van Eyck

Artista al que acompañó la fama y el reconocimiento durante toda su vida y que, hoy día, se encuentra entre los grandes nombres de la historia del arte.

Más allá de su exquisita técnica, su imaginación compositiva o su capacidad para el retrato, Jan van Eyck destaca por la complejidad intelectual de sus obras, en las que parece complacerse en el uso de un lenguaje de símbolos y metáforas cuyas lecturas van más allá del propio encargo del cliente.

El Políptico del Cordero de la Catedral de San Bavón  de Gante (1432) es la primera obra en la que aparece su firma. Según reza la inscripción realizada por el propio Jan van Eyck, la obra fue comenzada por su hermano Hubert (del que casi nada más sabemos) por encargo de Joos Vijd.
En 1433, realiza El matrimonia Arnolfini, retrato de boda de uno de los miembros de esta familia de mercaderes y hombres de negocios de origen italiano, donde pone de manifiesto nuevamente su capacidad para jugar con elementos simbólicos y significados ocultos. En este caso, el cuadro es mucho más que un mero retrato, es sobre todo una representación simbólica del sacramento del matrimonio. Sobre el espejo, el pintor escribió: “Jan van Eyck estaba allí”, fórmula que alude más a su condición de testigo que a la de pintor.

Los retratos de Jan van Eyck se caracterizan por su extremado naturalismo. Jamás mejora el modelo ni toma posición ante él. Así se puede observar en obras como El hombre del turbante rojo (1433) y el Retrato del cardenal Albergati (1431). La misma precisión en el retrato encontramos en La Virgen del canónigo Georg van der Paele (1434-1436).

La Virgen del Canciller Rolin (1435), es el exponente más claro de este tipo de retrato inserto en una escena religiosa. La escena tiene lugar en la estancia de un rico palacio. El canciller, a la izquierda, estaría inmerso en sus oraciones cuando se le aparece la Virgen con el Niño, coronada por un ángel.
Roger van der Weyden

Perteneciente a una generación más joven que los anteriores, sabemos que en 1427 entró como discípulo en el taller de Robert Campín en Turnai, donde obtuvo la maestría cinco años después, con una edad cercana ya a los treinta y tres años. A pesar de esta formación tardía, fue pintor muy reconocido en su tiempo y sus modelos alcanzaron una gran difusión.

A diferencia de Jan van Eyck, el arte de Van der Weyden se caracteriza por ser menos intelectual y más emotivo. Si el primero había sido capaz de observar cosas que ningún otro pintor había observado nunca, Roger van der Weyden sentía y expresaba emociones y sensaciones que nunca habían sido captadas.

El Tríptico de la Anuciación (1440) denota claramente la vinculación con el maestro de Tournai, y en particular con el Tríptico de Merode, en cuyo panel izquierdo participó Van der Weyden. Entre sus composiciones más influyentes se encuentran el Tríptico de Sta. Columba (1460-1463), en la que destaca la escena de la Adoración de los reyes, y el Juicio Final (1448-1451). Otra obra de gran importancia será la Sacra conversazione del Instituto Städel de Fráncfort (1450). Una de las obras que causó mayor admiración fue El Descendimiento (1436) realizado por encargo del Gremio de Ballesteros de Lovaina para su capilla de Notre-Dame-hors-les-murs.
3.3. Otros pintores flamencos

Entre los artistas que denotan la influencia del taller de Weyden debemos mencionar a Thierry Bouts, pintor afincado en Lovaina. La tabla de La Visitación de Ntra. Señora del Museo del Prado (1445) constituye una de sus obras tempranas. Entre sus pinturas más ambiciosas se encuentra el Políptico del Sacramento de la iglesia de San Pedro en Lovaina, en la que se evidencia su gran técnica y su estilo algo duro e inexpresivo.

De una generación más joven fue Hans Memling (1435-1494). De origen alemán, en 1446 está documentada su presencia en Brujas, posiblemente tras haber pasado un tiempo en el taller de Weyden en Bruselas. Su pintura se caracteriza por un tono amable y suave que domina hasta las escenas más dramáticas. La Virgen con el Niño del Díptico de Nieuwenhove (1487) pone de manifiesto, en la forma de la cabeza y los rasgos del rostro, la continuidad de los modelos de Weyden. Otra obra que ilustra perfectamente esta relación maestro-discípulo sería el conocido como Tríptico de Carlos V.

Hugo van der Goes es, tanto en su pintura como en su propia vida, el contrapunto a Hans Memling. Pintor de personalidad inestable, necesitó ser trasladado en varias ocasiones a casas de salud a causa de sus trastornos psíquicos. Estilísticamente, se muestra innovador en su concepción de la luz y en su visión monumental. Sus figuras están dotadas de una extraña tensión e inquietud que se traslada a toda la escena, gracias también a una paleta de color que no rehúsa las tonalidades agrias. Todo ello se hace evidente en dos de sus obras más importantes, La Muerte de la Virgen y el Tríptico Portinari (ambas de 1476).
Justo de Gante (-1475) o Gerad David (1460-1523) son otros de los artistas destacados de esta segunda generación, cuya obra supone, en cierta medida, el punto final de esta escuela tan destacada. Pronto se observa una pérdida de vitalidad e imaginación que deriva en una repetición poco afortunada de las fórmulas de sus predecesores. Sólo algunos artistas lograron escapar. Entre ellos, sin duda el más excepcional, el holandés Hyeronimus Bosch, El Bosco. Obras como la Epifanía, El Carro del Heno o el incalificable Jardín de las Delicias, todas ellas en el Museo del Prado, evidencian la extraordinaria personalidad de este pintor imaginativo y fantástico.

4. La difusión del modelo flamenco en Europa

De la misma forma que había ocurrido con el modelo francés del siglo XIII, la pintura flamenca tendría una gran difusión en Europa durante la segunda mitad del siglo XV. En Francia destacarán las figuras de Jean Fouquet (1414-1480) y Bartolomé van Eyck (muerto hacia 1476), ambos pintores y miniaturistas. Jean Fouquet cuya obra más conocida es el Díptico de Melun (1450). Bartolomé van Eyck, que podría estar emparentado con los van Eyck flamencos, es casi con seguridad el autor del Tríptico de la Anunciación de la iglesia de Sta. Magdalena de Aix (1440), en el que es evidente el conocimiento de la pintura flamenca.

En Provenza, destacan las figuras de Nicolás Froment, quien pinta en 1476 el Tríptico de la Zarza Ardiendo para la catedral de San Salvador, y de Enguerrand Quarton, autor de la Coronación de la Virgen del Museo de Villeneuve-les-Avignon y de la Piedad de Avignon.
En el Imperio, tras la caída de Wenceslao, Bohemia pierde el protagonismo que había adquirido y se evidencian diversos centros. La influencia de la pintura flamenca se deja ver con cierto retraso, pero adquirirá una notable importancia. Entre los artistas, seguramente el más personal es Conrado Witz, cuya obra más reconocida es La Pesca Milagrosa del Retablo de Ginebra. Tampoco podemos olvidar aquí a Michel Pacher, escultor y pintor del Retablo de San Wolfang.
En la Península Ibérica, observamos una disminución de la importancia de Cataluña y una mayor permeabilidad a la recepción de formas flamencas en Valencia y Castilla. En Valencia, esta tendencia tiene origen cuando Lluis Dalmau regresa desde los Países Bajos en 1436. Su fascinación por las obras de Van Eyck se evidencia en el Retablo dels Consellers.
En la Corona de Aragón, el representante más activo es Bartolomé Bermejo. Nacido en Córdoba, su formación parece ser exclusivamente flamenca, lo que le permite interpretar de forma original los modelos flamencos. Sus obras más sobresalientes son el Santo Domingo de Silos, el Retablo de la Virgen de Montserrat y la Piedad del canónigo Desplá.
En Castilla encontramos varios focos importantes. El primero de ellos sería Burgos, donde trabaja, junto a Gil de Siloé, Diego de la Cruz. Su obra más importante sería la Epifanía de la catedral de Burgos. Un segundo centro sería Salamanca, donde encontramos a Fernando Gallego. Entre su vasta producción podemos destacar el Retablo del Cardenal Mella o el Retablo de San Lorenzo de Toro.
